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 Procuro a receita para o artista contemporâneo. Especulando sobre o caráter comportamental do artista, 
num registo autorreferencial e de conhecimento alheio, procurando gerar um receituário que define o seu papel 
e estratégias. Estas receitas enquadram-se dentro do contexto cultural envolvente e o entendimento possível do 
paradigma artístico atual, consciente da possibilidade da sua constante mutação. Através da análise retrospetiva da 
minha própria produção e metodologia em consonância com a teoria, são explicados os processos de cruzamento 
de informação que provêm de seleções idiossincráticas. 
ABSTRACT
 I aim to reach the recipe for the contemporary artist. Speculating over the behavioral characteristics 
of the artist, based in knowledge of others and auto-referential, attempting to generate a recipe which defines 
his part and strategy. These recipes are framed within cultural context and the possible understanding of the 
current artistic paradigm, aware of it’s constant mutation. Through the means of retrospective analysis of my own 
production and method, converging with the theory where processes and matching of concepts are explained as 




Random Act of Kindness 
Sympathy towards objects, an egotistic approach.
 Neste documento irei focar aspetos cruciais da metodologia que acompanha o processo de produção 
artística. Simultaneamente oscilando entre relatos do contexto que impulsionou alguns projetos e as sinopses 
e descrições que os acompanham. Sem o recurso a uma estrutura predefinida, a composição originada pelos 
diversos excertos teóricos culmina num tumulto que se assemelha com a própria natureza do trabalho, sem regra, 
sem tema e sem rumo. 
 Enquanto extensão do trabalho, este é o resultado de um período de consciencialização que resume a 
maturação de projetos e a sua retrospeção com base na documentação e nas experiências. 
 O foco principal de interesse não oscila muito de uma visão narcisista, que tem como base o “Eu” para 
um modelo especulativo da posição a ser assumida pelo artista contemporâneo. A formulação de receitas como 
um legado que permite fugir ao anonimato e que está a ser aplicado ao mesmo tempo que se constrói. No fundo 
uma sugestão estratégica. 
 Como na Língua Inglesa o “Eu” recebe a condição de capitular, aqui o sujeito pessoal é elevado como 
amostra de um disseminador de simpatia para com os objetos que no fundo nada mais representa do que um 
aparente altruísmo que se serve dos objetos1 e da sua manipulação para produzir o produto da sua proliferação 
artística.  
 Com um ritmo sinusoidal que faz justiça aos marcos negativos e positivos que assinalam a estruturação 
de narrativas projetuais, o processo cumulativo de temáticas e elementos de interesse artístico acontecem de forma 
exacerbada e aparentemente caótica, para depois darem lugar a um exercício de seleção e edificação de uma caixa 
de curiosidades.
 Esta extensão, escrita, da obra que tenho vindo a protagonizar, estrutura-se numa composição em espiral 
que contextualiza a produção de alguns projetos e as hipotéticas uniões e relações que eles estabelecem entre si. 
Apresenta-se como suplemento de uma caixa de curiosidades que abarca inúmeros conteúdos e que demonstra o 
processo de seleção que permite delimitar os ingredientes para a produção do trabalho. 
 Ao longo de um período de consciencialização sobre aspetos metodológicos que compreendem a prática 
num registo descomprometido com as temáticas e as técnicas, assumidamente tumultuoso tanto na prática como 
na escrita são aspetos que acompanham uma jornada sem regras, sem temas e sem rumo. É desta forma que se vai 




«A arte não tem regra, mas tem exceção.» 
 
Reis Valdrez, 25 de Junho 2014 
in facebook página Reis Valdrez portfolio 
1 Os objetos são submetidos ao processo de personificação elevando o seu estatuto de mera coisa inanimada.
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1 - ARTE E VIDA 
 Aqui procuro reunir os elementos que compõem a compreensão de uma possível indistinção entre as 
duas fações: Arte e Vida. Alguns dos elementos que as distinguem são também o momento de colisão entre elas, 
onde mesclam, onde uma acaba e a outra começa sem se compreender o local da costura. No campo das artes, 
em que facilmente se revela incontrolável e imprevisível o momento em que surgem ideias e projetos, ou surgem 
soluções para os mesmos. A supressão de horários não permite colocar um princípio e um fim sobre o período 
produtivo que ocupa cada dia. Inicia um processo de convergência entre as duas e despoleta a expansão do campo 
artístico que acaba por englobar tudo em seu redor, esta estratégia promove a conjugação das tarefas e ocorrências 
do quotidiano, gerando conteúdos que podem pertencer ao campo das artes. 
«Once, the task of the artist was to make good art; now it is to avoid making art of any kind. Once, the 
public and critics had to be shown; now the latter are full of authority and the artists are full of doubts.»
Allan Kaprow 
Manifesto, Março de 1966.
 1.1 - VÍCIOS, QUEBRAS, RUTURAS, EXCENTRICIDADES E O INVULGAR. AS MARGENS 
DA UNIÃO ENTRE ARTE E VIDA NO SEU CARIZ PECULIAR.
 Salienta-se o foco de interesse por elementos do quotidiano que despontam com mais facilidade a 
observação, atenção e avaliação. Destacam-se pela excentricidade ou pela invulgaridade, seja uma doença, um 
tique nervoso, uma mancha invulgar ou um vício, suscitam o interesse por se encontrarem fora da norma. 
2 - O POTENCIAL INCONCLUSIVO DO TRABALHO ARTÍSTICO
 Com potencial inconclusivo pretendo anunciar a infinidade de possibilidades e a infinidade de mutações 
que podem ser aplicadas num trabalho e numa investigação em “solo artístico” e acima de tudo deixar indefinidos 
os limites dos projetos e das investigações para que estes sejam entendidos como infinitos. Sendo possível 
compreender a natureza do trabalho que pode surgir vários anos antes de ser formalizado e mesmo após a sua 
produção. Podendo permanecer em constante mutação e destacar o cariz inconclusivo que se anuncia pertinente. 
Nem sempre faz sentido a catalogação do trabalho e a delimitação das datas de realização, este beneficia muito das 
alterações que podem ocorrer das constantes mudanças de pensamento.  
 2.1 - CONSCIENCIALIZAÇÃO DA MOTIVAÇÃO PRÁTICA (ATRAVÉS DA RETROSPEÇÃO) 
IMPULSIONADA PELA REVISÃO EM FORMATO TEÓRICO
 A prática surge inúmeras vezes como impulso, pela simples necessidade de criar. O desenvolvimento 
teórico é vulgarmente um acontecimento à posteriori que resulta do repensar da ação. A teoria surge enquanto 
um misto entre necessidade e exigência. É o resultado do prolongamento do percurso artístico, inserido no 
contexto académico. 
 2.2 - A VIAGEM DA PRÁTICA ARTÍSTICA SOBRE A LINHA DO TEMPO - A REVISITAÇÃO
 Neste percurso procuro compreender como certos projetos são transversais a um contínuo período de 
tempo que engloba, não só, mas também, o início do período de estudos artísticos em contexto académico e os 
momentos que se seguem. Sendo fulcral alguma distância temporal que permita englobar essa etapa num todo, 
analisar padrões e formular uma avaliação técnica e ideológica desse mesmo percurso. Este processo contempla 
a revisitação do trabalho, a seleção e catalogação e uma análise de conteúdo para a construção de sinopses 
mais assertivas e ponderadas. Na sua grande maioria esta análise escrita surge apenas no momento posterior à 
produção, quando o artista toma consciência...
 2.3 - REESTRUTURAÇÃO E REFORMULAÇÃO DOS PROJETOS E A SUA REVOLUÇÃO.  
 Em determinado momento os projetos adquirem uma dimensão puramente documental. Quando 
o mesmo projeto sofre reformulações, o seu antecessor, enquanto objeto, não cessa de existir, mas o trabalho 
prevalece apenas como documento, com uma data própria e sinopse. A revisitação, a reestruturação, o remake e 
todos os “res” que acompanham este método de trabalho levantam questões de índole burocrática. Qual a data 
de conclusão do projeto? Em termos quantitativos quais são os valores que correspondem ao portfolio do artista?  
Estas questões prendem-se com a constante mutação que assola os trabalhos, as ideias e opiniões que tornam este 
processo em algo contínuo e infindável.
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3 - PROCESSOS SELETIVOS, A RUÍNA, O INCOMPLETO E O EXCERTO 
 O processo de seleção tem sido transversal à minha prática e tenho-o em consideração como elemento 
organizador. Esta seleção é, por vezes, direcionada a elementos em ruína a partir dos quais podem ser feitas 
novas construções, ainda que apenas mentais. São, por vezes, estes processos de seleção e de reconstrução que 
permitem as assemblages visuais e que desencadeiam o ponto de partida para novos projetos. Por exemplo, o 
desenvolvimento da obra “À terceira, é a terceira vez» tem precedentes que surgiram a partir da base de uma 
árvore amputada a um palmo do solo. Num exercício de desenho, comtemplando esse resquício da existência 
da árvore, teria início uma representação dessa ruína com interpretações que poderiam ser inspiradas na obra 
de Lewis Carrol, “Alice no País das Maravilhas”. Túneis subterrâneos, canalizações e reduções de escala que 
permitiriam abarcar naquela superfície territórios geográficos2.  
 Mais tarde, a mesma cartografia daria origem a “À terceira, é a terceira vez”, um mapa construído através 
de lombas e depressões de terreno criados em cera, como um mapa topográfico emoldurado com madeira que 
acompanha todo o limite orgânico do desenho.  
 Efetivamente os elementos que enumero são compilações de um mesmo princípio, as construções a partir 
do incompleto e do excerto terão a mesma pertinência que o processo seletivo.
 3.1 - SOLUÇÕES DE INVESTIGAÇÃO E PRODUÇÃO EM CAMPO VIRTUAL E A PATAFÍSICA
 O virtual serve de ferramenta para ultrapassar obstáculos de natureza física. Em termos práticos a 
recorrente utilização das plataformas de divulgação online anula a necessidade de um convite e de uma seriação. 
Contudo, a sua eficácia é facilmente questionável, se por um lado tem potencial para atingir mais público, por 
outro a experiência de contemplação do trabalho é completamente diferente e será, possivelmente, só mais uma 
das inúmeras imagens3 consumidas no âmbito do ciberespaço. Uma claramente não substitui a outra, mas facilita 
a continuidade do processo como simulação e como amostra de avaliação. 
 Não sei se uso da forma mais correta a ideologia da Patafísica4, quando me sirvo do seu mote, enquanto 
ciência das soluções imaginárias. Numa construção adequada às minhas convicções assumo que as “soluções 
imaginárias” se assemelham ao que chamo assemblages mentais, que por sua vez não serão mais do que simples 
planeamento. Esta simplificação abarca as construções mais megalómanas e como resultado físico desmultiplica a 
sua escala para poderem ser aplicadas em situações semelhantes à do projeto “The End”.  
 3.2 - DESENVOLVIMENTO DE HÍBRIDOS COMO POTENCIADOR DO NOVO.
 Faz muitos anos que ouço no contexto académico que não se produz algo novo, apenas se procede ao 
redesign, que mais tarde ou mais cedo aquele projeto que julgamos ser único, acaba por ter um semelhante 
algures na história. Ou segundo Lavoisier5 “...Nada se cria, nada se perde, tudo se transforma”. É inclusive o que 
se processa na teoria, as concepções não são novas, mas sim, aglomerados de excertos e conhecimentos ecléticos 
que produzem novas composições. Na prática recorro frequentemente a este método. Ao conjugar elementos 
pertencentes a uma determinada simbologia ou terminologia encurtam-se as distâncias entre noções e assente no 
princípio básico da formação do híbrido se constrói potencialmente o novo.
 
2 As Viagens de Gulliver de Jonathan Swift.
3 A Obra de Arte na Era de Sua Reprodutibilidade Técnica “valor de culto contra valor de exposição” de Walter 
Benjamin.
4 Patafísica a ciência das soluções imaginárias criada por Alfred Jarry (1873 - 1907) conhecido poeta e 
dramaturgo francês.
5 Antoine Laurent de Lavoisier (1743 - 1794) foi um químico francês, considerado o pai da química moderna.
4 - METODOLOGIA PROCESSUAL 
 Metodologicamente a receita que fui construindo e que estará incessantemente em desenvolvimento, 
conjuga uma análise dos processos que foram sendo utilizados ao longo de vários anos e que me permitiram 
compreender como se desencadeia o meu processo de produção artístico.
 4.1 - ANALOGIAS COM O CINEMA      
 A analogia com o cinema é o resultado de uma introspeção que é de facto uma retrospeção, parte de todo 
um processo de consciencialização. Reúne a semelhança entre a conceção para um artista plástico e os processos 
de pré-produção, produção e pós-produção de conteúdos no cinema. A pré-produção refere-se a um processo de 
esboço de ideias e formulações visuais. Processo de seleção que define um tema, no caso do cinema, storyboards 
e primeiros esboços de uma ideia. A produção engloba a recolha de matéria em cru e o início do agendamento 
de tarefas e de metas. O período de pós-produção resume-se à montagem e reestruturação dos conteúdos, é 
composto por uma seleção final, um exercício de afinação de conteúdos, recolha de opiniões, construção do 
conceito e atribuição do título.  
 Numa parte de todo este desencadear de eventos e reflexões impulsionados pela realização do mestrado, 
como em Godard6 a criação deixou de seguir um encadeamento lógico e as exceções surgiram com a construção 
de títulos prematuros (prévios à realização do próprio trabalho) entre outras ações e alguns devaneios resultantes 
da incidência na escrita.
«A story should have a beginning, a middle and an end, but not necessarily in that order.»
Jean Luc-Godard
 4.2 - COMO A TEORIA SE TORNOU EM ELEMENTO CONSTRUTOR DA COMPONENTE 
PRÁTICA
  A teoria permitiu contextualizar todo o processo prático antecedente, focalizar a investigação ou a própria 
motivação dessa prática e abriu o leque de possibilidades com a compreensão de certos padrões estabelecidos pelo 
modo de concretização e formalização dos projetos.  
 4.3 - PRÁTICA NÃO RESTRITA À FISICALIDADE E À FORMALIZAÇÃO MATERIAL
 Todo este processo, desencadeado no âmbito do mestrado, conduziu para a potenciação do conteúdo 
teórico que, para mim, nunca antes teria sido contemplada como ferramenta criativa. A construção dos títulos e 
sinopses, elementos que no âmago do meu trabalho são de facto imprescindíveis para a composição da “obra de 
arte”, em alguns casos, ganham até autonomia face ao objeto e noutros assumem uma completa cumplicidade. 
 A ideia de portabilidade, inerente ao texto, começa a desempenhar um forte papel enquanto peça 
imaterial. Contemplando este cenário começo a ponderar se a hipótese de difusão do conteúdo no seu formato 
mais portátil, pela disseminação de texto enquanto obra, não será uma ferramenta tão eficaz como o objeto, 
adicionando à paleta de técnicas uma nova possibilidade.  
6 Jean-Luc Godard (1930 - ) cineasta franco-suíço.
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5 - A INTERMINÁVEL PESQUISA - A GRANDE CAIXA DE CURIOSIDADES. 
 A proposta que tenho vindo a desenvolver abarca num primeiro momento uma busca incessante de 
conteúdos que se revela de algum modo pertinente e que desencadeia um processo de seleção. A absorção e 
análise de conteúdo pertinente para a prática artística ressalva a teoria de Allan Kaprow7 sobre nonart desde o 
momento em que formulo tal proposta, reconheço que esses interesses podem ser e serão demasiado abrangentes 
e tornam a proposta inconclusiva.  
 Objetivamente, pretende-se deixar em aberto, o plano que se avizinha é disforme. Podendo ser 
constituído por uma grande quantidade de pequenos elementos ou poucos de dimensão tão avassaladora que 
demorariam vários anos a concretizar, podendo nunca chegar a um término. 
 Na realidade não entendo como necessário estabelecer qualquer tipo de compromisso para com a prática 
ou investigação teórica, temendo que seja em vão. Asseguro apenas que as formas de pensar que datam deste 
escrito, poderão e irão certamente alterar-se no decorrer do tempo. 
«Nonart is whatever has not yet been accepted as art but has caught an artist’s attention with that 
possibility in mind.»
      Allan Kaprow 
Manifesto, Março de 1966
 5.1 - FORMULAÇÃO DE UMA RECEITA PARA A POSSÍVEL ADAPTAÇÃO À VIDA 
ENQUANTO ARTISTA
 Aquilo que procuro conceber é apenas uma receita, que sugere o entendimento metodológico conduzido 
pela minha visão interna do assunto em questão. Existe claramente uma tendenciosa consideração pelo trabalho 
e pelo método usado, porque tal como na dialética aquilo que se procura enquanto se expõem os argumentos é 
promover a visão pessoal do interveniente. 
 No vasto processo que acompanha a produção estará contemplada a exposição do trabalho tanto em 
plataformas físicas como digitais, nos mais variados sites da web que servem esse propósito.  
 É possível compreender, pelo decorrer de todo este processo, a pertinência da mudança que se destaca no 
pensamento e nas alterações de ideais que se estendem por um período de tempo, que extravasa a própria duração 
deste ciclo de estudos. Nos dois anos do ciclo de estudos foram transplantados projetos que teriam o seu início 
em 2008 e que sofrem agora mutações, readaptações e reformulações de acordo com as ideias vigentes. 
 Aquilo que estará aqui escrito que considero parte extensível da prática artística, estará também sujeito 
às referidas mutações posteriores, que fazem justiça à ideia de que o trabalho artístico nunca está concretamente 
finalizado. Este processo cumulativo que permitiu a realização desta peça teórica, engloba um longo período de 
maturação das ideias anexas aos projetos e revisitação do trabalho com distanciamento crítico. Na presente data 
considero que estarei tal como nos projetos práticos a apostar num desenlace desconhecido gerado por impulsos.     
 5.2 - DISCÓRDIA SOBRE A CONCLUSÃO
 Assumindo que estou a construir uma receita, entenda-se que essa receita me serve unicamente a mim, o 
seu propósito começa e acaba no seu produtor e único utilizador. 
 A construção que paralelamente ajuda a rever processos e depreende novos conteúdos, partindo sempre 
do princípio que não existe uma conclusão, determina que surgirão mais do que uma vez formatos em espiral, 
pontos de discórdia e um processo que encontra a sua conclusão por incapacidade de prolongamento do tempo 
útil do seu impulsionador. 
 A conclusão dilui-se como água, pela forma agitada como se desencadeia o desenvolvimento dos projetos. 
Pela previsível natureza mutável do mundo e de tudo o que o compõe, é de todo incoerente já que me assumo 
descomprometido e fujo da monotonia estilizada. Definir qual a conclusão do enredo e desfeche desta jornada 
é algo simplesmente impossível. A escrita como objeto é demasiado estática para terminar todo este processo. 
Se concluo, falo então de morte que me parece mais certo e adequado para relatar um fim. Contudo, é essa 
precisamente a mudança de rota proposta pela receita, que confere distância do sujeito ao esquecimento, que 
busca Imediatismo no Mediatismo.
7 Allan Kaprow (1927 - 2006) Artista americano, famoso pelos seus happenings e performances.
FACHADA ORGânICA
 Em sentido figurado a definição do termo artista, entre outros significados a dada pela designação de 
sujeito que domina engenhosamente técnicas e estratégias de forma habilidosa, sugere que poderá ser um sujeito 
astuto ou manhoso, desenvencilhado possuidor de destreza e sabedoria. Esta definição serve o propósito da 
conclusão que procuro atingir, neste olhar atento com foco no papel do artista contemporâneo, nas receitas que 
pretendo partilhar, fruto de especulações generalistas e outras adquiridas com base no modelo centrado na 1ª 
pessoa procurando desdobrar a pluralidade de papéis que convergem numa identidade singular, o Artista.  
 Enquanto Artista/Produtor e Crítico/Revisor do meu próprio trabalho, enquanto entidade detentora de 
uma maior e mais confortável proximidade para rever o próprio trabalho. Um papel que procuro desempenhar 
enquanto sujeito aproximado, que se afasta ao longo de um certo período de tempo para poder tecer uma análise 
com distanciamento crítico.   
 Estabeleço nesta investigação uma analogia enfatuada e presunçosa que se aproxima do Complexo de 
Messias8. Não só encarno a posição de artista, promotor, curador como ao longo de todo o processo desenrolo 
outros papéis que atribuo a mim próprio, culminando simplesmente na definição que procuro atribuir ao Artista 
Contemporâneo. Em todo este processo reconheço a necessidade e a facilidade com que o artista se movimenta 
pelas mais variadas áreas do conhecimento, se foca em investigações simultâneos dos mais variados conteúdos, 
assumindo o controle sobre tantas áreas do saber, como do fazer.   
 As mini telas que se adequam à ideia do artista nómada atestando à portabilidade, foram adquiridas com 
o intuito de replicar padrões naturais de camuflagem, repelentes e atrativos que personificam as versatilidade do 
mundo da arte. Artista, Curador, Promotor, Diretor, Crítico e Mecenas são alguns dos postos representados. 
 Também este projeto desenvolvido em estudo para a concretização por meio de técnicas de impressão, 
nomeadamente serigrafia, acabaria por permanecer cerca de 5 anos em stand by por falta de recursos. Após esse 
longo período de latência é reanimado pelo entusiasmo inseparável pelo aproximação ao uso de uma nova técnica, 
nova experiência, novo desafio. Os padrões escolhidos são de excertos de imagens da pele de animais selecionados 
pelas suas características peculiares, mortíferos, dissimulados (aparentemente venenosos mas inofensivos) 
astuciosos, incógnitos, vorazes, e pacientes. Sugestão que se relaciona com a aparente e sucessiva mudança de 
“pele” que refiro relativamente aos papéis do artista pluridisciplinar e multifacetado.
8 Estado psicológico no qual o indivíduo acredita ser/estar destinado a se tornar o salvador de algo/alguém.
http://www.viruscomix.com/subnormality.html
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DEDICA-TE AO PHISHInG E SWEDISH LUCK DESIGn
 Algures no âmbito jornalístico português foi conduzido um estudo sobre a incidência dos hábitos de 
jogo dos portugueses, com principal destaque para o fenómeno das raspadinhas9. A razão do fenómeno, estaria 
relacionado com a possibilidade de reclamar os prémios instantaneamente. Nunca fui adepto de jogos de sorte, 
as probabilidades derrotam-me logo à partida, mas o sistema de recompensa imediato sempre se apresenta como 
algo mais apelativo. Os meu hábitos enquanto jogador estiverem sempre mais relacionados com o potencial do 
simulador e da realidade alternativa. Em diversas circunstâncias constituíam formas de ultrapassar restrições de 
acesso a experiências sensoriais impossíveis ou improváveis de concretizar. Antes de estar habilitado a conduzir, os 
simuladores de carros alimentavam essa vontade, superando largamente a probabilidade de conduzir um qualquer 
modelo absurdamente caro e raro. Alimentava um pouco de todas as ficções a um certo nível. Estendendo-se 
por um interminável leque de opções que contemplam experiências realistas, surrealistas, futuristas, revivalistas 
e da atualidade. No meio deste ambiente aprecio o sistema de recompensas imediata com utilidade direta e 
aplicável dentro da própria plataforma. Não obstante a toda a liberdade proporcionada, o jogo obedece a regras e 
confina-se a uma determinada plataforma. Para além da extensão da realidade ainda providenciam na sua maioria 
bonificações, vulgarmente conhecidas por Easter Eggs e ainda as Cheat Codes, estes elementos providenciam 
deturpações das estruturas base, são como uma batota que na sua maioria tornam mais surreal toda a jogabilidade. 
 Num gesto simulado incorro numa infração das regras da raspadinha ao reconstruir a área de jogo de 
forma a que todos os talões sejam premiados. É um statment político alusivo a um panorama de insatisfação. É 
uma hipérbole que reflete um sentimento generalizado. 
 Em outros momentos faço alusão a fraudes, por exemplo em “Dedica-te ao Phishing” onde utilizo o jogo 
homófono entre duas ações, a da pesca e da fraude por apropriação de bens através da falsificação de registos de 
propriedade.   
 Identifico-me com as convicções de Allan Kaprow e a sua busca pela dissolução da barreira entre aquilo 
que é catalogado como produção artística e as simples ações do quotidiano. Procurando canalizar todos os 
esforços e todas as ações num mesmo sentido. Ao remover do seu contexto habitual a ação da pesca, anulando 
completamente a sua função incorro no processo de transformação que Kaprow refere na sua definição de non 
art. A conquista da caraterização enquanto objeto artístico pela intenção, uma alusão à arte conceptual e ao ready 
made onde os significados se reformulam com a alteração do contexto. Pretendo salientar com ação da pesca, 
os longos períodos de espera, enquanto aparentemente nada se passa. Nesta instalação o local é prolongado 
sobre a projeção onde decorre a performance. A performance site specific, podendo ser repetida, é replicada 
previamente, como parte do processo de montagem, em cada local de exposição. Estas circunstâncias são alusivas 
à representação que resulta da incursão no mundo das artes e ao processo moroso que precede o momento em 
que se é selecionado (pescado). As circunstâncias que determinam a transição de artista imergente, para artista 
conceituado. A projeção do ato performativo, coloca o artista de frente para o público com uma distância que o 
projeta visualmente para lá do plano da parede.  
 Num momento ulterior existe a possibilidade de realizar a mesma instalação multiplicada 
interminavelmente até ao infinito como se de um jogo de espelhos frente a frente se tratasse, levando até ao 
desvanecimento do artista na linha do infinito. O artista que não é “pescado” assume-se como um exemplar 
genuíno na sua própria vontade, que não cede a pressões corporativas, rescinde apoios e vive segundo a condição 
de marginal. A indefinição de uma estratégia permite oscilar entre teses e antíteses de comportamentos de fações. 







9 Cracking the Scratch Lottery Code - http://www.wired.com/2011/01/ff_lottery/
Dedica-te ao Phishing
Expedição - Rumo a Oeste
Maus Hábitos - Espaço de Intervenção Cultural
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 A pirataria era uma prática ilícita que teve início com o recurso das embarcações para definir rotas de 
comércio, tal como define a Lei de Murphy “se algo pode correr mal, irá inevitavelmente correr mal”. Ao inventar 
o barco sabemos que foi criado o naufrágio, com a invenção do comboio o descarrilamento, etc.  
 A pirataria não obstante foi a forma criminosa que começou por designar ato de interceção e pilhagem 
de conteúdo das embarcações que definiam rotas de comércio marítimo, estendendo-se para terra, o termo passou 
mesmo a acompanhar aeronaves com os chamados piratas do ar. Gradualmente começou a acompanhar uma 
redução de escala até ao digital, passando antes pela contrafação de produtos de indumentária falsificando grandes 
marcas, até chegar à designação da apropriação e comercialização de conteúdos autorais não autorizados.  
 
 Esta foi a redução natural, o processo redutor da escala da “patifaria” para um estilo altamente portátil. 
 O manifesto, um formato teórico assente no princípio afirmativo sem regras literárias afincadamente 
predefinidas, alusivo normalmente a aspirações pessoais ou coletivas, procurando validar um movimento 
enquanto conjunto de ações. Este estilo literário permite formalizar uma problemática e apontar soluções. Pode 
ser composto num registo gráfico variado, pensado muitas vezes enquanto livro de artista. 
 Os manifestos com que me fui deparando que incidiam sobre questões de arte sugeriam uma receita, 
de como ser artista, como aperfeiçoar essa identidade e afinar as principais diretrizes de produtividade. No 
momento em que a ideia de manifesto enquanto objeto visual se começou a revelar mais recorrente, foi a origem 
da transição para o manifesto enquanto imagem. Numa ilustração consegui encontrar as linhas paralelas entre 
a ideia que procurava transmitir e a ideia indexada no manifesto Slow Food. Procurava traduzir a expressão 
“uma imagem vale mais que mil palavras”, esta valia umas 300. A imagem surgiu primeiro, a exploração dos 
manifestos veio depois e lá pelo meio as duas instâncias convergiram. Aquele manifesto parecia expressar aquilo 
que eu queria traduzir com a imagem. “Antinomia do Fastforward” viria a ser um projeto de exploração de 
contrassensos. Misturava na mesma figura um inconvencional hambúrguer de sardinha. A combinação da 
sardinha (representante português) com o tão famoso ícone americano, o hambúrguer, estabelecia um paradoxo 
entre a americanização da cultura Europeia, era um sinal de globalização. Podia mesmo ser visto como retrocesso 
gastronómico da atualidade, dado a rica cultura do país a esse nível. A sardinha insurgia-se como elemento de 
choque nessa composição habitual. Era pictoricamente a conceção do novo através da formulação de um híbrido. 
Exaltava a ideia de frenética social que constitui uma realidade maioritária. O tempo de confeção e ingestão 
reduzido para o mínimo, as opções do fast food alastravam enquanto era propagado o desprezo pela alimentação. 
O hambúrguer com os diversos recheios, invulgares, composto por lulas, polvo, sardinhas, lagosta, etc, formavam 
uma sugestão de apresentação metafórica para um estilo pausado e ponderado que sustem a ideia de apreciação 
e contemplação. Estes elementos invulgares à habitual composição do hambúrguer, pretendem gerar um certo 
ruído visual que transporta a intenção da reprodução de um hambúrguer para dentro do campo da Arte. 
 
«Our century, which began and has developed under the insignia of industrial civilization, first invented 
the machine and then took it as its life model. 
 
We are enslaved by speed and have all succumbed to the same insidious virus: Fast Life, which disrupts 
our habits, pervades the privacy of our homes and forces us to eat Fast Foods.»    
Slow Food Manifesto
Antinomia do Fastforward
Una Hora Menos #2 Teremos Tempo?
Sala de Exposições Temporárias da Reitoria da Universidade do Porto
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 Da mesma forma que a formulação do conceito da passagem do tempo foi uma construção desenhada 
para apoiar o homem, também as técnicas construídas e aperfeiçoadas pelo homem, como por exemplo a escrita, 
permitiriam a produção com base no domínio conceptual do fazer. A técnica nada mais representa do que um 
domínio da manipulação e materialização da intenção, e por isso, serve o conceito e o pensamento do modo em 
que esta não deve impor nem ser imposta como o elemento de destaque, nem tão pouco deverá ser descartada. A 
técnica deverá funcionar dentro do vasto leque de combinações para melhor expressar as intenções e resultados 
pretendidos do seu utilizador. Sendo o pensamento também um formato técnico, embora invisível e impercetível 
até à sua exteriorização. 
 No Statment e no Manifesto residia o formato conhecido por transmitir e validar o início de 
movimentos, as suas motivações ou em geral as inquietações. Procurava, então, a justificação para fazer aquilo 
que já fazia sem saber porquê, sem premeditação. Neste percurso onde o terreno era “palpado” a medo e sem 
diretiva, viria a descobrir que o sentido normal dos acontecimentos estava invertido. As questões formavam-se 
posteriormente à formação de respostas, não existiam problemáticas até se construírem soluções. O raciocínio 
estruturava-se através da pesquisa no passado para melhor compreender o presente e possivelmente antever as 
jogadas para o futuro. Assim, através da revisão dos padrões formados no corpo de trabalho, começa a ser possível 
traçar algum tipo de direção do inconsciente que ajudou a criá-las.  
 Na revisão é possível encontrar o conteúdo latente e o texto por trás da imagem, sendo que cada 
imagem se constrói mentalmente e por si só já despoleta algumas palavras. Na relação de causa efeito onde a 
ação despoleta a compreensão. Este processo é como um rampa descendente que ganha velocidade no percurso, 
com o peso da experiência. Com o tempo este processo de antecipação converte-se na própria velocidade do 
pensamento. O impasse surge na incapacidade de prosseguir a este ritmo em termos de materialização. A 
vantagem clara da experimentação que imana dos obstáculos e imprevistos é que origina um novo leque de 
possibilidades.  É como um jogo de xadrez em que se tenta prever os movimentos do oponente. Podendo ainda 
ser surpreendido. 
 Na investigação sobre manifestos, enquanto estilo literário, fascinava-me a sua natureza 
predominantemente breve e clara, permitindo-me uma análise de um maior número de exemplares e para 
compreender melhor o seu formato tão amórfico. A famosa reputação dos artistas em subverter sentidos e 
encurtar distâncias levou-me a crer que o manifesto, enquanto conteúdo gráfico, desenvolvido com elevado 
cuidado estético se aproximava com o livro de artista. Era claramente próxima a relação entre statment, manifestos 
e livros de artista. Nestas constatações assentavam as primeiras conspirações teóricas onde aglomerava a ideia de 
“less is more”. Esta compactação que descrevo na passagem da ação da pirataria que passava de altamente físico 
até ao digital e sobre este pressuposto reduzia projetos à simplicidade de uma partilha em texto numa plataforma 
online. Traçando movimentos oscilantes entre teoria e prática. 
Sobretudo 
Residêmcia 1ª Avenida - Porta Aberta - Edificio Axa Avenida dos Aliados
TWISTS AND TURNS, SWINGS AND ROUNDABOUTS, UPS AND DOWNS 
 
 Estas expressões compõem a cadência que melhor traduz o fluxo vivencial, as circunstâncias traduzem-se 
em ritmos e descrevem ocorrências. Assinalam sem predefinição a média e a normalidade, desdobrando-se a partir 
de dois polos, positivo e negativo altos e baixos, os mais e os menos. 
 O eixo onde se define o positivo está intimamente associado à posição de cima, o que nos permite 
distinguir e apreciar o segmento a partir do negativo. Este fluxo traça o movimento entre a ascendência e a 
descendência, anulando a posição estática. A recusa da monotonia, permite apreciar o movimento que por sua vez 
também permite reconhecer o contínuo, para poder desfrutar do alternado.
 Em nenhum momento a produção define uma linha transversal, contínua e alinhada cronologicamente. 
As pesquisas são intermináveis e os projetos não se prendem por prazos ou metas.  
 Esta “coisa escrita” é sinónimo dessa aleatoriedade, a organização dos excertos que a compõem e das 
temáticas aliadas aos projetos não possuem as relações aqui descritas numa ordem crescente ou cronológica.
Os encadeamentos surgem, antes, por análise prévia e aproximações que abrem o contexto da grande caixa de 






Tem problemas em dar títulos às suas produções? 
Tem um vasto espolio cuja ficha técnica contém a designação Sem Título? 
A sua produção de trabalho é mais rápida do que a sua reflexão sobre o mesmo?  
 
Apresentamos a solução para o seu problema.  
 
Produzimos títulos mais rápido do que realizamos projetos e possuímos um vasto leque de títulos 
disponíveis sem qualquer compromisso com nenhuma obra. 
 
São versáteis, podem ser aplicados em qualquer tipo de arte, servem para colocar em Escultura, Pintura e 
até mesmo Multimédia.  
Encontraremos o título mais adequado mesmo para os seus vídeos, peças sonoras, fotografias, instalação 
e performances.»
Reis Valdrez 
Reis Valdrez, 11 de Maio de 2014 
in facebook página Reis Valdrez portfolio
http://www.nobilitytitles.net/noble-titles-for-sale-germany/
 O momento em que surgem títulos e sinopses sem existirem trabalhos é uma anunciação do porvir, 
enquanto projeto artístico, na verdade é apenas um exercício que clarifica uma parte do processo de incubação 
do trabalho. As ideias que surgiam sem passar para o papel ou sem terem um arranque de alguma forma, 
desvaneciam com o tempo sem registo ou memória. Esta nova atitude permite estruturar enquanto matéria 
embrionária tudo aquilo que se apresenta com potencial construtivo de investigação e de concretização. É a forma 
de catalogação do possível projeto que permite preservar a ideia em cativeiro, por tempo indeterminado, até que 
se reúnam as condições ideais de concretização e a vontade se aguce. Devido à frequência com que estes surgem 
considero que a sua dimensão enquanto corpo de “quase trabalhos” pode compor no seu conjunto um trabalho 
por si só, visto que se trata de algo invulgar, segundo a cronologia de acontecimentos, a nomeação ou designação 
acontece numa sequência em processo de causa efeito. Enquanto que aqui a ação surge da própria escrita e 
dos próprios títulos cuja imagem é ainda turva e indefinida quanto à forma e quanto à técnica. As sinopses ou 
memórias descritivas dos trabalhos constituem elementos de contínua investigação e revisitação do trabalho. É 
a parte teórica que une e dignifica as ideias dos projetos no seu lado mais poético e imaterial. Estas, surgidas no 
momento pós-produção da sequência metodológica, são repetidas e revistas vezes sem conta e sofrem mutações ao 
mesmo ritmo que as próprias peças. Quando a afinação do texto ou das peças surge da mudança e maturidade das 
ideias e interpretações, o mesmo acontece com os títulos que surgem num momento ulterior.
«Simbologias e ícones são um reflexo de Pavlov10 do consumismo, resumos de uma ideia, representações 
sucintas e estilizadas.»
Reis Valdrez, 10 de Agosto de 2014
  É através da conjugação imagética e do constante recurso a estas abreviaturas de significado 
visual que construo o meu léxico de ferramentas para a comunicação ideológica do trabalho. Em uníssono com o 
constante recurso a expressões populares de proveniência da cultura folk. Servindo-me da ambiguidade do termo 
“título” consigo atingir uma bifurcação entre a constante formação de títulos para projetos, assim como para a 
ideia adjancente ao projeto “Honoraries & Valuables” centrada sobre “títulos hierárquicos”. 
10 Reflexo de Pavlov - estudo da salivação condicionada, investigação conduzida pelo fisióslogo russo Ivan Petro-
vich Pavlov (1984 - 1936)
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HOnORARIES & VALUABLES 
 
 O brasão é mais um ícone abarcado para um projeto de cariz pessoal que se começa a formular a 
partir do nome Reis Valdrez e das construções ficcionadas em torno do mesmo. Reis enquanto substantivo 
plural e adjetivo do poder atribuído por “ordem divina” remete para a relação com realeza. Valdrez enquanto 
nome sonante aparentava ser, um forte, candidato a nome com raízes nobres. Em busca pelos indícios que 
comprovariam essa possibilidade e na busca por um brasão familiar, inicia-se a investigação em torno destes 
títulos e do seu contexto. No entanto não existem brasões ou títulos associados com o nome Valdrez e Reis é um 
nome de tal ordem comum que aniquila qualquer hipótese de exploração nesse sentido. 
 Esta exploração marca o início do projeto “Honoraries & Valuables” que consiste em redesenhar um 
brasão e um título ficcionado, sem obliterar o óbvio contraste entre a obsolescência da técnica de cantaria 
e das iluminuras que remontam ao período medieval. Estes formatos e as iluminuras contracenam com 
elementos icónicos banalmente conhecidos da atualidade e completamente alheios de uma outra época, em 
consonância com a moda do “steampunk” . Uma moda que lançava a ideia ficcionada de engenhos futuristas, 
especulativamente inseridos no contexto de antiguidade, numa relação inversamente proporcional aos valores 
apresentados em outros tempos, onde exaltavam valores morais, o ideal de coragem e códigos de honra, 
homenageia agora mais um hino do absurdo, que se corporiza no projeto “Honoraries & Valuables”. O jogo de 
“falsos amigos linguísticos” entre o inglês e o português consiste na construção de novos termos que podem ser 
entendidos pela proximidade aos termos concretamente existentes, no inglês value e honor e no português valores 
(duplicidade de sentido, valor monetário e material ou princípios e morais) e honorários unem-se e mesclam-se 
para compor o título deste projeto.  
 O brasão é um elemento de catalogação, promotor de desigualdade social, atribuído ao longo da história 
e passado entre gerações, enquanto título inato, em outros casos, um valor acoplado pelo clero ou cedido pela 
nobreza a burgueses e em outros casos, adquirido pelos vulgarmente conhecidos “novos ricos” que compravam 
o seu título como forma de elevação de estatuto social. No entanto promulgava a diferença no grafismo que 
permitia ainda distinguir títulos passados em linhagem - possuem a sua estrutura do escudo heráldico orientado 
verticalmente - adquiridos - contemplam uma inclinação orientada na diagonal. Em conformidade com esta 
codificação iniciei a realização de brasões invertidos, que catalogo como títulos apropriados. Nesta fase possuo 
diversos esboços cujos atributos estão na ordem de algo que nomeie “hinos da portugalidade” e que numa 
segunda fase do projeto se destinam a caricaturar valores pertinentes que ilustram a sociedade portuguesa, 
incluindo vícios, rankings de consumos e outros dados estatísticos ficcionados.    
 É imperativo compreender que ,perante a formação de Artes Plásticas no ramo de Multimédia e o seu 
entendimento enquanto um ramo multimeios que engloba o uso de todos os media e de todos os meios em prol 
da produção criativa,  a técnica passe a ser vista como um meio para atingir um fim e não o fim em si. Perante 
esta noção, é possível atingir que um trabalho idealizado de uma forma possa ser concretizado de outra. Assim 
sendo, a peça que está arquitetada e projetada para ser erguida em pedra pode, ditado pelas circunstâncias, 
assumir um caráter mais precário e ser realizada em materiais significativamente mais leves, baratos e fáceis de 
operar ou dominar.  Em termos práticos a execução das peças tem uma ambivalência de sentidos que, por vezes, 
não se prendem com a técnica ou o médium e que facilmente podem ser deturpadas nesse sentido e outras, que 
por uma questão de significado e simbologia, exigem materiais bastante específicos. 
À TERCEIRA, É A TERCEIRA VEZ
 O exercício de cartografia realizado em “À terceira, é a terceira vez” delimita um espaço a partir da base 
de um tronco de árvore, tronco que daria origem a variados projetos entre os quais “À Porter”, “Grotesque” e “Á 
terceira, é a terceira vez”. Estes limites são, tal como todos os outros, definidos por barreiras políticas, inexistentes 
e desmembrados tal como se encontram agora as peças que compunham o tronco. Nesta composição permanece 
a construção dessa barreira de delimitação inicial do perímetro que compunha a base do local, onde permanecera 
e apodrecera a árvore até ao momento da sua remoção. A barreira que delimita o local foi feita em madeira e 
preenchida no interior com um registo topográfico criado organicamente pelo arrefecimento brusco de cera 
derretida. Esta peça foi a consequência direta da utilização constante de mapas, num período de residência em 
Sofia na Bulgária, que viria a despertar a vontade de reavivar experiências do foro técnico, antigas e que não 
teriam produzido resultados satisfatórios até à data. Refiro-me aos primeiros projetos com cera colorida com tinta 




 O projeto “Ridicule” assenta nos pressupostos do conhecimento geral e do entendimento básico do 
funcionamento e utilização de diversos aparelhos, procurando estabelecer um paralelismo entre o senso comum e 
a banalidade do pão torrado, partindo do principio que todos têm e conhecem respetivamente cada um dos dois.   
 Numa pesquisa reuni amostras de alguns daqueles que são os mais ridículos sinais de aviso alguma vez 
vistos, lançados pelas indústrias produtoras para os seus consumidores, contendo avisos que advertem para os 
perigos de: colocar pessoas numa máquina de lavar a roupa; tentar agarrar a extremidade oposta de uma mota 
serra; um aviso para não usar fósforos para iluminar o interior de um depósito de gasolina, etc.  
 São comummente conhecidos diversos casos noticiosos derivados de processos judiciais contra marcas, 
por não colocarem o mais ínfimo detalhe nas advertências, sendo penalizadas em valores exorbitantes para o 
utilizador que coloca o garfo dentro da torradeira. Com base nestes acontecimentos, produzi uma alteração do 
tradicional sinal de aviso cujo cânone ocidental corresponde a um triângulo com um vértice voltado para cima, 
para o banal formato da torrada, ridículo... Começara por uma composição de três reproduções de torrada fixados 
na parede em disposição vertical, três peças, cada uma com aproximadamente 30 cm com os avisos inscritos por 
baixo nas legendas das peças.  
 Numa segunda fase resolvi aumentar o número de exemplares que compunha a instalação, contando 
agora com 9 peças todas distintas realizadas manualmente em aguarela e contando com 3 exemplares onde 
protagonizavam as mensagens“Don´t bite”, “Beware of the toast” e “Mind your step”, todas elas dispostas de 
forma simuladamente caótica no chão. Eram ridículas aquelas mensagens, era ridícula aquela instalação e o seu 
título “Ridicule”.
“Sculpture is something you bump into when you back up to look at a painting”11 
11 Numa das peças além da pintura trompe-l’œil a imitar pão torrado sobre gesso incluo uma nota para não as pisar.
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À terceira, é a terceira vez - Trabalho em processo
Ridicule 
P.S. 22 A - Lofte Porto 
26 27
THE EnD - PÉS BEM ASSENTES NA TERRA 
 O mais eficaz de todos os meios de criação será o pensamento e, obviamente, as ideias imateriais seriam 
suficientes, não fosse a necessidade de conviver e de nos relacionarmos estabelecendo elos de comunicação. 
 
 Enquanto as Artes (mundo das artes) não têm forçosamente de se adequar ao ritmo comunitário, a um 
ritmo massificado e cumprir requisitos triviais, o artista não se desprende da condição de ser humano que envolve 
todos os seus semelhantes e que leva à procura de meios de subsistência. 
 As soluções imaginárias não se coadunam com a realidade integralmente e necessitam de eventuais 
reduções de escala e redução dos níveis de ambição. A propósito de The End e Chris Marker12 e o seu arquipélago 
virtual, a passagem das soluções imaginárias sofre uma penosa redução na transição para a fisicalidade.  
 Enquanto se desenrolava este período de tempo que delimita a concretização do Mestrado em Práticas 
Artísticas Contemporâneas, foi possível compreender uma série de necessidades e de oportunidades que surgiam 
com a mecânica dos circuitos artísticos. As práticas englobaram para lá dos projetos pessoais, concursos, 
exposições individuais, residências artísticas que se dividiam entre um caráter mais intimista ou de cooperação 
entre residentes, exposições coletivas e individuais, a realização de uma encomenda em regime de parceria e, 
por fim, uma experiência que se aproximaria de comissariado na produção e direção do projeto The End em 
cooperação com a artista plástica Carmo Osul. Ainda que por um reduzido espaço de tempo numa estrutura 
que reduzia concretamente as preocupações de tal experiência, o papel de mediador, como curador, consistiu de 
uma seleção dentro dos participantes da residência artística do 1ª Avenida e por esse motivo tornou a amostra 
significativamente pequena. Isto aliado a um open call que obteve uma adesão de menos de metade dos residentes, 
simplificou a escolha e permitiu ainda a integração, enquanto intervenientes dos dirigentes do projeto.  
 Coincidentemente, não posso deixar de salientar que o formato expositivo e toda a imagem gráfica do 
projeto assentam num paralelismo com o cinema, temática que também ajudou a compor alguns parâmetros do 
que entendo como a melhor analogia sobre o meu processo metodológico.
 The End - A Proposta tem início no próprio fim.  Etimologicamente surge da expressão que assinala o 
final de uma composição cinematográfica, um atributo que não comparece nas artes plásticas, apresentado com 
essa mesma terminologia “O Fim” mais vulgarmente conhecido pelo seu denominador hollywoodesco na expressão 
inglesa “The End”. É também o título adequado para o local onde se sediou o projeto, recôndito, no último andar 
do edifício Axa13, no fundo do corredor. 
 O desafio lançado a cada um dos artistas, candidatos ou convidados, consistia em realizar uma 
intervenção num espaço, passo o eufemismo, “acolhedor”, um espaço efetivamente pequeno com medidas 
que não excedem um metro e meio de altura nem ultrapassam um metro de largura ou profundidade. É a 
aproximadamente à ideia de um “white cube” ou neste caso com o formato paralelepipédico, apresenta-se como 
uma vitrina ou um ecrã orientado na vertical, e tal como num ecrã, as peças estão dispostas por trás de moldura 
e um vidro. O acesso é puramente visual para o espectador e as intervenções vivem da escolha da iluminação que 
cada autor propõe, visto que o ambiente no qual se insere é antecedido por um corredor de 20 metros estreito e 
soturno que lhe atribui as características da “luz ao fundo do túnel”. É precisamente como uma caixa de luz, uma 
designação primordial de um televisor.  
 Este projeto surge como um anexo da programação em que já estava inserido enquanto residente do 1ª 
Avenida, enquanto artista interveniente de uma experiência de três meses, residência  que se prolongou e passou 
para o dobro da duração devido à programação do The End. Um período total de seis meses que contou com a 
intervenção de nove artistas. 
 Em suma a experiência obtida no projeto The End vai ao encontro dos ideais que defendo para o papel 
de artista, enquanto mediador do seu próprio trabalho, tal como procuro enraizar em diversos momentos, as 
estratégias de autopromoção e divulgação que englobam a realização de portfolios online disponíveis em diversas 
plataformas para melhorar a performance de propagação do trabalho e a facilidade de acesso. Diversos trabalhos 
são realizados tendo em conta esta faceta para que possam surgir, entre eles, os esquemas promocionais que se 
assemelham a um sistema em rede com hiperligações, circuitos, embora aparentemente fechados, podem ser vistos 
como um formato em espiral. 
12 Chris Marker (1921 - 2012) cineasta, fotógrafo, escritor e artista multimédia francês.
13 Local da residência artística “1ª Avenida”, Avenida dos Aliados - Porto.
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In GOOGLE WE TRUST E CAIXEIRO VIAJAnTE 
 
 “In Google We Trust” é o resultado da pesquisa sobre um vasto leque de projetos, com uma presença 
obstinada por diversas plataformas de divulgação de conteúdo artístico. Esse conteúdo largamente disseminado 
e até repetido em múltiplos locais é submetido a uma busca, via google, através da pesquisa por imagens. Os 
resultados semelhantes compõem-se pelo espectro visual de semelhanças cromáticas e compositivas que depois 
dão origem aos diferentes “slideshows” apresentados nos 3 televisores da instalação final. A ausência dos resultados 
concretos que poderiam dirigir a pesquisa diretamente a todos os portfolios disponíveis, gera um banco de imagens 
que atesta o anonimato persistente, apesar dos esforços para o contrariar.
 Como a teoria se viria a tornar um alicerce da componente prática, tal como o desenho serve a 
construção do projeto visual, a prática não limitadora à fisicalidade e à formalização material e as beneficências 
da herança conceptual aplica-se diretamente sobre os termos que surge “Caixeiro Viajante”. Enquanto alguns 
projetos corriam “sobre rodas” e ganhavam uma portabilidade que extravasava a normalidade “À Porter” havia 
exemplos de uma ação em duas frentes para converter as ideias em conteúdo absolutamente portátil coadunado 
com a premissa do nomadismo que ia tentando passar nesse momento. “In Google We Trust” é uma instalação 
com televisores, empilhados uns nos outros e assentes sobre uma plataforma com rodas. A natureza do objeto 
reduzia-se a uns quantos cds que dependiam dos recursos disponíveis no local da exposição, assentando sobre 
a ideia de que o artista ou a obra, neste caso, se desloca com o mínimo de recursos para se erguer no local de 
exposição, que como plataforma destinada ao efeito terá já os recursos necessários para o efeito.  
 Em conformidade com esta travessia de redução e compactação surgia, inspirado em Marcel Duchamp14 
e a sua “Boite en Valise “, “Caixeiro Viajante” mais um projeto centrado no amago da autopromoção e mais 
uma vez reforçando a espiral que se forma perante um projeto que promove outros projetos, que por sua vez já 
promovem esse mesmo projeto. E embora esteja a tornar-se cada vez maior esta composição de autopromoção, 
a dimensão sofreu a redução para o mínimo num formato composto por ícones de telemóvel com hiperligações 
para todas as páginas associadas ao meu trabalho.
14 Marcel Duchamp (1887 - 1968) foi um pintor, escultor e poeta francês.
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«As árvores morrem de pé, um infindável projeto à porter.
À Porter, e todo o processo envolvente, encontra-se na base de uma série de projetos, considerados 
ramificações do objeto em causa, uma árvore com sinais de enfermidade que viria a ser abatida.
Um projeto que inicia a jornada como um tributo à teoria da Evolução de Darwin e se apresenta 
agora como referência a Duchamp, e a sua Boîte en Valise, em sintonia com um contexto social que 
mundialmente assume uma disposição massificada para imigrar e que reflete a condição vigente do 
artista, como nómada.
A portabilidade e adaptabilidade das peças, das exposições e do próprio artista. Projetos revisitados em 
diversos formatos assumem mutações físicas, digitais e cosméticas que fazem justiça à expressão “um 
trabalho artístico nunca está terminado”.
Uma nova vida após a morte, o renascimento de uma natureza morta.» 
Reis Valdrez 
À Porter - Documentação do primeiro estádio evolutivo pós corte
 Este projeto, direta ou indiretamente ligado com qualquer que fosse a intenção inicial, o objeto 
em questão (o tronco de árvore e a sua base) e a sua fonte de localização foi aquele que se dividiu em mais 
ramificações e subprojetos. Um projeto que se estende desde o seu início em 2011 e que atravessa um semestre 
de trabalho para ser interrompido do seu progresso físico, durante o período da experiência de Erasmus onde o 
projeto é apenas alvo de reflexão, o seu início fora impulsionado pela vontade de abraçar um desafio superior à 
maquetização, ao projeto confinado a 6 meses ou um ano da unidade curricular. No primeiro impulso a escolha 
do material tinha apenas essa meta, a escala, e o tema seria revelado num brainstorming de possibilidades, onde 
a preocupação passava por experimentar uma amostra das técnicas possíveis. Uma ideia inicial que surgia na 
infinidade de possibilidades de transformação plástica, concebeu-se um projeto de homenagem à teoria da 
evolução de Darwin15 que assinalava a análise do contexto em que me inseria compreendendo o pensamento 
estético orientado em aula. Esse raciocínio lógico era atacado por sujeitos que se guiavam através de crenças 
religiosas. Quando, objetivamente, concluía que essa questão, não poderia coabitar com o estudo artístico ou 
científico ou, na verdade, em qualquer momento que se perceba a autonomia e finitude do ser humano. Fiquei 
sugestionado a conceber um composição figurativa sobre o tema. Como primeira hipótese, um aglomerado de 
figuras dispostas e sobrepostas horizontalmente dentro daquele objeto de matéria, como segunda hipótese a ideia 
do totem mais orientado para respeitar a própria natureza vertical da peça e seguidamente por falta de convicção e 
de interesse pela representação figurativa e ilustrativa que remetia para uma fase de estudo primaria do campo da 
escultura, resolvi proceder à subtração de matéria sem a preocupação programada de um esboço sem diretrizes e 
convenções associadas.  
 A matéria, por si só, iria acabar por desencorajar as sugestões acima apresentadas, visto que o seu  
núcleo se encontrava apodrecido, razão pelo qual a árvore teria sido cortada. Perante esta situação compreendi 
a pertinência de me adaptar às condicionantes da matéria. Assim sendo, este projeto foi conduzido pelas 
possibilidades inerentes ao objeto, começando pela remoção do interior até atingir madeira sã. Num segundo 
momento começava a intervenção cosmética e estrutural da peça pelo exterior, respeitando minimamente a sua 
forma original, harmonizaram-se arestas, foram abertas janelas para o interior e do interior para o exterior. A 
camada externa composta por uma camada polida, permitia a visualização da essência do material, como se de um 
corte transversal se tratasse. Invertendo a polaridade lógica de vermos uma árvore que contém a sua casca rude e 




 No segmento temporal de maturação do projeto, enquanto ainda não surgiam novas ideias de 
intervenção, “Grotesque” começava a arquitetar-se no meio de diversas filmagens de documentação do objeto e 
interações alheias, recolhia uma série de vídeos colaborativos com enquadramento fotográfico de um plano picado 
sobre o topo do objeto, enquanto alguns intervenientes encontravam a forma de entrar na copa daquele tronco.
Este objeto morto e putrefacto estava agora como um pedaço de mobília, polido e talhado, suave ao toque e com 
aspeto cuidado. Nunca deixou de ser uma natureza morta, era essa a designação mesmo enquanto viva e de boa 
saúde “as árvores morrem de pé”. Essa designação confere-lhes uma personificada dignidade em termos de postura 
e aparente vitalidade, característica da qual também nunca transbordaram. Esta relação com um objeto cuja vida 
permanece mesmo após a morte é mote de produção, enquanto matéria que conserva alguma da sua morfologia 
enquanto é apetrechada e desmembrada.  
 Vida é sinónimo de ação e neste caso este grande pedaço de madeira não me facilitava o caminho 
para a deslocação. A sua escala e peso eram um grande impasse de natureza logística. A matéria recolhida tinha 
aproximadamente 230 centímetros de altura e um diâmetro de 100 centímetros com o início de um ramo que se 
estendia por mais uns 60 centímetros para fora desse mesmo diâmetro. A passagem para o interior de qualquer 
espaço galerístico estava condenado ou no mínimo perturbado. Nesse momento a decisão de desmembrar a peça 
fazia todo o sentido. Com essa ação protagonizei uma documentação do ato da desconstrução, “Selo de Garantia” 
viria a ser o título do projeto de vídeo desenvolvido em torno desta intervenção. Consequentemente as peças que 
já caminhavam para uma redução considerável, tornavam o projeto mais disperso e rico em possibilidades de 
disposição. Enquanto suplemento do processo de transformação para a tendência da portabilidade, às peças que 
possuíam ainda maior porte e peso foram acoplados rodízios para facilitar ainda mais o deslocamento.  
 
15 Charles Robert Darwin (1809 - 1882) foi um naturalista e geólogo britânico, autor da Teoria da Evolução.
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 Com “À Porter” podia compreender-se uma vontade de reanimar objetos e de certa forma imortaliza-los, 
esta ideia viria a incidir diretamente sobre a atitude que englobava a autopromoção enquanto fuga ao anonimato, 
a morte metafórica que depreende o esquecimento.  
 Em outros projetos a mesma vontade de reutilizar e reanimar objetos pode ser vista como recurso ao 
readymade, mas ,analisado de forma mais atenta, podemos compreender como esta intenção culmina numa falsa 
representação do princípio da reutilização, quando na verdade são re-inutilizações. Re-inutilizar é a palavra de 
ordem para descrever “Surplus”, ao aglomerar diversos elementos obsoletos que em outro momento e aos olhos 
de muitos seriam considerados lixo, tem nesta instalação uma nova composição que no final enquanto objeto 
artístico se revela inútil.
“O lixo de uns, é o ouro de outros”.16
 Nesta fuga à morte, a solução é o mediatismo. Inerente a esse mediatismo estará a validação do trabalho 
artístico e sucesso dos projetos. Se, por um lado, proponho o abrandamento para melhor fruir de todas as 
experiências quotidianas, englobando os ideais promovidos pelo manifesto do Slow Food antagónicos aos ideais 
do manifesto futurista de Marinetti, por outro anseio pelo momento confortável do reconhecimento do trabalho 
e presumível qualidade dos projetos recompensado sobre a forma de sustento através da produção artística. Ai 
concordo com o frenético acelerar da vida onde o mediatismo vem como imediato.  
 É quase tortuoso o desentendimento entre algumas ideologias e outras absolutamente antagónicas. 
Mediatismo imediato, não atesta para a proposta de abrandamento e muito menos com a metodologia da revisão 
e revisitação constante dos projetos. Este processo moroso conta com ideias iniciadas em 2007 e concluídas neste 
último ano (2014). O que levanta questões sobre o que é realmente novo? Estes projetos com cerca de 6 anos são 
atuais pelas ideias que deposito sobre eles no momento de conclusão, no momento de reestruturação. Quantos 
trabalhos possuo realmente? Possuo as ideias, possuo a documentação e alguns dos objetos em concreto, mas o 
corpo de trabalho é composto por toda essa experiência, pelos textos, pelos comentários das conversas de café 
anotados em guardanapos.      
“A tese é como um porco, aproveita-se tudo”. 
Umberto Eco17
 O momento da absorção frenética, foi o momento em que tudo parecia passível de originar um trabalho, 
foi o momento em que todas as situações, conversas, imagens e ações me iludiam e levavam a achar que todos os 
assuntos poderiam compor novos desafios criativos, e embora não estivesse completamente errado, seria como um 
buraco negro absorvendo matéria sem poder libertar nada em troca, consumindo incessantemente. Encontrava-
me num limbo entre descartar ou acoplar mais elementos, visto que já se apresentara inicialmente a salvaguarda 
para a livre escolha por impulso, em que tudo era fruto de acasos e que na mais assumida disparidade de assuntos 
e na completa falta de ligações entre projetos, poderia sempre recorrer à última e inegável associação com o “Eu”. 
É nesta pesquisa pelo “Eu” que surge “In Google We Trust” na busca narcisista que acompanha uma pesquisa 
online dos meus próprios projetos sediados em diversas plataformas de portfolio online. É neste momento que 
surge a possibilidade de o processo ser absolutamente espiralético, podendo incluir-se em si mesmo, tal como 
acontece em “Apparel”, o projeto das receitas médicas que contém um QR Code que reencaminha o sujeito para 
um portfolio no qual está contido esse mesmo projeto juntamente com todos os outros. Faço com isto aquilo que 
acredito ser mais aproximado com uma pesquisa interminável, um circuito fechado sobre a minha própria prática. 
Tal como neste suplemento teórico menciono, não só os projetos como as motivações aludindo constantemente 
para a apreciação dos projetos com um linha orientadora abrindo toda uma caixa de curiosidades que vai desde 
relatos a ficções sobre todo o conteúdo latente. 
 Na ação e seleção mais inconsciente, está presente uma vontade que só se entende posteriormente.
Todos os projetos que se desenrolavam partindo de planeamento prévio e ideias preconcebidas enquanto receitas, 
resultaram em fracasso e abandono, ao fim de algumas tentativas de realização. Ainda assim, alguns dos que foram 
ficando pelo caminho ainda viriam a “dar frutos”, “Brêtema” que se iniciava em 2008 e viria a ser concluído 
em 2014 na sequência da residência artística do 1ª Avenida. Os diversos momentos em que saí de madrugada 
à procura das condições ideais para as filmagens onde a personagem principal era o nevoeiro, resultaram 
consecutivamente em fracasso e dariam, alguns anos mais tarde, origem a um texto e à produção e exibição do 
vídeo “Brêtema”.
16 Expressão popular.
17 Umberto Eco (1932 - ) escritor, filosofo e semiologo.
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BRÊTEMA
«A busca pelo nevoeiro, que representa a prosperidade anunciada do retorno de um Rei metafórico, 
desaparecido concretamente numa noite de nevoeiro. É o exacerbar de uma procura de algo que cai do 
céu, quando do céu cai apenas água.  
 
É uma exploração da ideia de revisitação de um projeto, quando para esse projeto são feitas várias 
tentativas de captar o momento perfeitamente exemplar de uma noite de nevoeiro e essa recolha 
demonstra a impotência do querer e do acreditar. As circunstâncias requerem uma abordagem adaptada 
ao caos e ao acaso.»
Reis Valdrez 
 Brêtema é a designação científica do termo nevoeiro. Na projeção do vídeo podemos observar uma 
seleção de locais onde o nevoeiro facilmente pode surgir, segundo a definição científica do fenómeno, a 
formação de nevoeiro tem a sua predominância em locais costeiros ou junto a rios e lagos em geral onde existe a 
possibilidade de ocorrerem mudanças drásticas de temperatura. Os locais que se apresentam são potenciais vias 
de transporte, pontos de união entre a separação natural de terreno, interrompidas por um curso de água, a costa, 
rios e pontes. Em “Brêtema” são as paisagens selecionadas, locais periféricos da cidade do porto, que servem de 
referência para um ponto de êxodo. Uma referência à temática que reflete sobre o nomadismo que assumo como 
uma solução possível para o sucesso da prática artística. Aludindo para a precária situação que assola o panorama 
artístico e o país. Enquanto a primeira busca é de nevoeiro que, segundo as lendas, representam o hipotético 
retorno da prosperidade associada ao reinado de D. Sebastião18, também os elementos sonoros nos remetem para 
a presença de uma embarcação de grande porte que nos levaria facilmente até um outro continente e os sinais 
sonoros dos faróis assinalam a proximidade da costa e também o nevoeiro para o qual nos dirigimos...
 
 




 Cada vez mais a técnica reflete a adaptabilidade e portabilidade dos trabalhos tornando possível a sua 
passagem de galeria em galeria, de cidade em cidade e de país em país. A internacionalização é simultaneamente 
sinal de prosperidade, tal como ainda oferece uma alternativa ao contexto onde os costumes transportados pelo 
indivíduo passam indubitavelmente por inovadores e ou alternativos. 
 O ressurgir de um antiquado legado do artista, que anseia expor e partilhar a sua forma de ver o mundo, 
encurtando distâncias entre os mais variados elementos, relacionando disparidades e aglutinando conhecimento, 
vai de encontro ao que procuro mostrar, querendo não só expor como expor-me, enquanto entidade produtora, 
apresento-me online nas diversas plataformas, reclamando um local virtual. Essa estratégia alinha-se com a ideia 
inerente ao ato da fossilização e mumificação que vai ao encontro de “Antinomia do Fastforward”. Assunto 
que pretendo abordar em certos momentos e ainda ideias e ícones em preservação e conservação, escapando 
da morte em termos metafóricos, marcando uma posição que permite abandonar o anonimato. Figuração do 
“Eu” enquanto artista. Em busca do reconhecimento e validação das ações e das visões próprias. Em busca de 
significado para além do banal e da sucessão ordinária de eventos.
 Qualquer movimento de vanguarda procurou a formulação do “novo” partindo da negação do seu 
predecessor, esta característica da natureza humana, de pretender superar consecutivamente o anterior, está na 
raiz dos avanços tecnológicos e do dito progresso. Na arte, a história repete-se, tal como agora, considero fulcral 
a quebra de rotinas, a recusa da utilização monótona de uma técnica, de uma só receita que demarca uma linha 
de trabalho, supostamente ressalva a assinatura estética do artista. A mesma que permite reconhecer pelo método, 
pelo traço, pela paleta de cores as obras de determinado autor , nos diversos períodos e estádios da sua evolução. 
Enquanto formulo estratégias, estou ciente da necessidade da mudança e adequação à constante mutação do 
mundo e da sua perceção. Este percurso acomoda, naturalmente, mais informação do que aquela balizada pelo 
início do Mestrado. Tal como assumo que as peças e projetos devem viajar na linha do tempo sem lhes atribuir 
um fim, sem as confinar a uma certa data ou a uma certa configuração. Embora seja sempre detentor da decisão 
final que determina onde começa e acaba, considero ideal deixar fluir os projetos em regime aberto.
 Uma intervenção, tal como já fiz questão de frisar, que se adeque aos conceitos vigentes de uma 
hipotética data em que é retomado o projeto, as peças não “envelhecem” nem caem no esquecimento.  
Como exemplo mais recente ressalvo o destaque da portabilidade que acompanhou as últimas produções, 
muito porque é um desejo assolapado que acaba por contaminar o trabalho. Procuro deixar o potencial latente 
dos projetos para se disseminarem nacional e internacionalmente, exibir no maior número possível de locais 
acompanhando uma linha transversal de tempo pela qual pretendo deixar viajar os trabalhos. 
 A importância de deslocar o trabalho e de se deslocar com o trabalho funciona em duplo sentido, numa 
troca de conhecimento que poderá originar novas ideias para novos projetos. Assumo que a experimentação e 
execução técnica das ditas obras de arte geram conhecimento por vezes inesperado, daquilo que estava fora da 
equação mental. Trabalho gera trabalho. A procura pelo inusitado e indeterminado é talvez o exponente máximo 
desta premissa, a construção de um arquivo vídeo ou fotográfico orientado num gesto idiossincrático é o berço de 
inúmeras construções e conceções. Nesta atitude revê-se o lado mais genuíno da visão do sujeito enquanto artista. 
O enquadramento escolhido, o processo de seleção sobre o vasto leque de possibilidades do olhar, é revelador de 
uma linha orientadora que se compreende pelo padrão revisto à posteriori.  
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PERDER O FIO À MEADA 
 
 Poderia falar do conceito de génio segundo Kant19, associado à produção criativa que brota do âmago do 
sujeito de forma inconsciente, quase como se fosse possuído por uma entidade criativa. A minha perdileção por 
outra definição é quase esquizofrénica, permite distinguir dentro do mesmo sujeito o criador e o crítico dividindo 
enquanto ação inconsciente a produção, a mesma que começa no desenvolvimento do arquivo imagético e a 
consciente que procura alcançar o entendimento do encadeamento lógico que melhor define a motivação autoral. 
No entanto existe ainda o lado que procura fazer uma análise através da subversão de conteúdo, que ficciona a 
partir do que foi feito podendo mesmo adequar aos mais diversos temas, sem nada ter a ver com eles. É como a 
pele do camaleão que se tenta difundir com o ambiente e o contexto enquadrado.  
 A documentação e a teorização são dois campos onde se enquadra e encena a informação sobre o trabalho 
e se manipula a perceção do espectador/leitor. É tanto assim que, por vezes, se torna difícil distinguir o que era do 
que é e do que pode ser. Esta é a razão pela qual apresento assumidamente relutância em me comprometer com o 
final de uma peça, com a sinopse que lhe designei e com o conceito que lhe deu origem.
«O erro, está para o artista ao alcance de ser considerado intenção.» 
Reis Valdrez, 2 de Setembro de 2014
 O mote de construção artística provém, muitas vezes, de fixações que constroem sensacionais 
coincidências. É um ato de favorecimento tendencioso que permite juntar temas de morte e mumificação, vida e 
comida e que canaliza estes e outros temas no mesmo encadeamento sequencial, assinalando os pontos de união 
que definem um registo autobiográfico da condição de artista.
 A ideia de mumificação da comida, entenda-se por mumificação como a preservação do corpo da 
imagem, do ser enquanto matéria. A replicação de aparentes fósseis de vários exemplares gastronómicos da 
categoria do fastfood é uma devota pretensão de passar um falso testemunho sobre a atualidade, partindo do 
pressuposto que tinha a arte como representante do contexto social da sua época. 
«O novo que envelhece durante o processo de concretização, esta é a atual velocidade da produção 
artística.»
Reis Valdrez, 2014
 Entre a adaptação do trabalho ao nomadismo e a posição que ocupa o artista contemporâneo, assumo 
que a aglomeração de tarefas surge com a necessidade de emancipação do sujeito, enquanto artista independente 
e autónomo. A ideia de acoplar rodas em certos projetos surge não só como solução de auxílio de transporte, 
por exemplo do projeto “À Porter” cujas dimensões e peso o justificam, como também pela metafórica ideia de 
nomadismo anexada a objetos cuja natureza seria puramente antagónica. 
 A árvore enquanto natureza intitulada “morta” carece, em todo o seu esplendor e caráter estático, de uma 
predisposição ao movimento. 
 O que leva o sujeito a desempenhar o papel enquanto produtor, mecenas, diretor, promotor é a mesma 
motivação que conduz o artista a nómada, é a forma de se adaptar às condições dos locais onde vai. Adaptar para 
evitar a desilusão de não poder participar em mostras e eventos com determinados temas, quando as ideias são 
facilmente mutáveis. Não se trata de ser ou não uma pessoa de convicções fortes, mas sim de ser passível a inserir-
se em qualquer contexto, sabendo afincadamente o que não se quer, mas deixando fluir naturalmente qualquer 
tipo de situações que possam, mediante a experiência vivida, revelar-se como algo positivo.
«I truly am my own agent, sponsor and biggest fan»
Reis Valdrez, 2014
19 Immanuel Kant (1724 - 1804) foi um filósofo prussiano.
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 Neste período que se estende desde uma consciencialização mais segura de um “estilo artístico”, 
que se forma tal como o conhecimento, com base em experiências, pluralidade de estilos e partilha, resulta 
posteriormente num formato eclético, numa construção pessoal. Enquanto ávido observador, procurando 
estabelecer uma avaliação crítica constante perante o que me rodeia, considero esse o ponto de partida mais 
recorrente para inúmeros projetos, muitas vezes, incorrendo numa conjugação de simples devaneios que originam 
construções mentalmente maquetizadas. Na observação constante estabelecem-se relações de questionamento 
perante uma enormidade de aspetos que assolam o dia a dia, a mera coincidência de ser multado pode originar a 
instabilidade necessária para começar a definir uma intervenção de caráter mais político.   
 Ao longo de vários anos fui compreendendo que diversos objetos obsoletos que passavam pelo 
atelier poderiam servir um propósito inusitado num qualquer momento futuro e desenvolvi, então, 
levemente o sintoma que se assemelha à condição denominada “Síndrome de Diógenes”. Recorrentemente 
intercetava objetos, cujo destino era o contentor do lixo, pensando que mais tarde poderiam vir a ser úteis. 
O ritmo vertiginoso do consumismo e a programada obsolescência dos gadgets tecnológicos gerava enormes 
quantidades de lixo, lixo que se traduzia em matéria prima e que acumulava rapidamente em caixas. Além 
destes objetos ainda amontoava os dispensadores de medicamentos da Asma e outros consumíveis que para 
lá da sua função deixavam para trás enormes quantidades de material.  
 A notável inclinação para o consumo de potenciadores de realidade virtual, realidade aumentada e 
mediadores do mundo através da tecnologia computacional levou à instauração de um cenário temido por 
Einstein. 
«I fear the day that technology will surpass our human interaction.»
Albert Einstein20
 
 Contudo penso que este momento escalava já desde o momento em que desenvolviam as primeiras 
ferramentas de calendarização, a noção de tempo e a criação de um sistema de medição da passagem e 
contagem do tempo, foi o momento em que o ser humano começou a ser condicionado pelas sua próprias 
construções. Noções como a distinção entre espaço público e privado e a exploração económica desse 
empreendimento são alguns dos conceitos que contribuíram para a realização do projeto “A reboque, à 
portuguesa”. Tudo começa com uma multa, a meu ver indevida, que me encaminhou na criação de um texto e de 
algumas hipóteses plásticas de reutilização e manipulação do autocolante que notifica o proprietário do veículo da 
iminência do reboque que virá remover a viatura que incorre em infração de parqueamento. 
20 Albert Einstein (1879 - 1955) foi um físico teórico alemão. A reboque, à portuguesa
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A REBOQUE, À PORTUGUESA
«Dia 20 o dia da multa... 
 
 Em Lagos no Algarve se estacionarmos o carro num local de estacionamento devido, 
sem adquirir o talão de parque, a multa é o valor total do dia, pago segundo o preço à hora pelo 
estacionamento, perfazendo um total de 8 euros, já no porto a situação é ligeiramente diferente, 
nas mesmas condições acima descritas a multa é de 80 euros e o carro é rebocado, em caso de 
estacionamento indevido, até seria compreensível atribuir uma multa e rebocar na eventualidade de o 
veículo se encontrar indevidamente estacionado, sobre uma passadeira, por cima do passeio criando 
uma obstrução na passagem do transeunte ou em qualquer local proibido. Num espaço de parque 
devidamente destinado a esse efeito, em frente ao local de residência este valor deve estar diretamente 
relacionado com o fosso de superioridade que se testemunha face ao nível de vida entre Porto e Lagos.
 Existe ainda uma outra particularidade, numa época em que nos vemos obrigados a fazer mais 
horas de trabalho e eventualmente alguns já não vivem ao mesmo ritmo que todos os outros, por vezes o 
horário tido como certo, para dormir, é deslocado em prol do trabalho e se por acaso a hora de retorno 
a casa for no meio da madrugada quando já não é possível obter um talão de estacionamento que se 
estenda pela manhã, é também suposto sacrificar as 8 horas de sono e interrompe-las para ir colocar o 
dito talão à hora de reativação do maquinismo? 
 E supõe-se também que se interrompa o trabalho de duas em duas horas para colocar esse talão 
já que a máquina não permite obter mais do que essa quantidade por talão?» 
Reis Valdrez
 
 O Autocolante afixado sobre os projetos é sinónimo do bloqueio dos projetos, atolados sem local para 
expor, sem comprador/colecionador.
 Como seres, que num primeiro estádio de aprendizagem sucumbimos à replicação de ações cujo 
conhecimento se aglutina por padrões, é possível estabelecer relações cognitivas com a repetição de elementos 
com pequenas variantes à mistura. Com isto pretendo ilustrar a forma como se processa a seleção de um filme 
em detrimento de outro, quando retemos a primeira experiência com um ator ou realizador, enquanto positiva, 
ponderamos a possibilidade de ver um outro título onde um desses denominadores prevalece e recusar outro 
devido a uma experiência pelos motivos inversos. Na forma como depreendemos o mundo é possível concluir 
que nem tudo será tão drasticamente basilar, como aqui refiro, mas permite compreender como deixamos passar 
despercebidos novas circunstâncias que recusamos pela falta de dados e pela formulação de pré-conceitos. 
 Quanto ao processo de seleção, se por um lado, ser excessivamente seleto nos pode privar de algo 
surpreendentemente interessante e invulgar, por outro, um entusiasta excessivo não estará a dar tempo para 
que nada seja verdadeiramente apreciado, mas ambos os panoramas são discutíveis, o excesso pode sempre ser 
destruidor - hubris21 - tal como pode ser o excesso a origem de experiencias extraordinárias.   
 Quando a opção de recorrer ao virtual faz parte de um processo seletivo como a de optar por certos 
elementos do real em prol de um modelo educativo que filtra conteúdos centrado no interesse pessoal, quando 
a opção passa por ficcionar uma narrativa para melhor compreender o processo e o desenvolvimento pessoal e 
projetual, essa escolha é fulcral e significativa. 
21 Termo que relaciona diretamente os exageros de comportamento que acabam por se destruir pelos limites da pró-
pria condição desmesurada.
THE ULTIMATE JOKE - É A MORTE DO ARTISTA
 Os vícios são pulsões, incontroláveis até certo ponto, uns mais do que outros, alguns inofensivos e outros 
destrutivos, tal como os defeitos e as falhas, intenções não realizadas, sistemas fora da norma, sistema fora do 
sistema. São também comuns e ao mesmo tempo invulgares, são por vezes elemento da excentricidade e tal como 
o campo das artes na sociedade, é um sistema fora da norma, da produtividade e acima de tudo fora do sistema 
funcional. Na sua disfuncionalidade está presente o extra, além do ordinário sendo esse extraordinário algo 
memorável. 
 A arte como vício contextualiza a razão que justifica a proliferação perpétua das ações no campo artístico, 
consciente dessa mesma quebra no ritmo da produtividade, valida a sua ação pela mudança de sentido no 
percurso rotineiro ditado pela maioria. Da mesma forma que vemos um filme sem realmente necessitarmos de o 
ver, jogamos um jogo sem precisarmos de o fazer e saímos dessa rotina de subsistência e sobrevivência para algo 
superior num sistema mais complexo e gerador de conteúdo, experiência e conhecimento para lá do óbvio. Onde 
podemos compreender a localização de algo em detrimento da nossa posição e podemos definir o fluxo sinusoidal 
que compõe uma viagem cronológica, em coletivo ou individual, que marca um percurso único e demarca uma 
cadência para lá da normalidade. Assinalando um percurso que se auto regenera na seleção do excêntrico e do 
invulgar que gera esse mesmo produto, sendo alvo de nova análise e produção retomando o mesmo sentido em 
espiral que tenho vindo a promover.  
   
 Os trabalhos mudam como as opiniões, porque nenhuma verdade é absoluta e porque o que vemos 
e compreendemos existe apenas à luz de um conhecimento - o númeno - que surge apenas mediante um 
fenómeno. O que penso agora e os temas que abordo são os mais relevantes dentro de um determinado contexto 
cronológico e muitos deles são intercetados por múltiplas preocupações durante o processo, sendo que a meta 
não é predeterminada, também essa meta não seria atingida pelas mudanças de pensamento, o resultado é o mais 
genuíno possível ao mesmo tempo que é o mais volátil de contaminação.  
 Enquanto percecionado como mutável - o Mundo - é impossível pensar numa produção artística com 
uma receita contínua e inalterável no curso dos anos, sendo que os media, cada vez mais acessíveis, conferem 
hipóteses cada vez mais apetecíveis. É sensato adequar meios a projetos e projetos à multiplicidade de meios, não 
fazendo sempre uma mesma atividade que culminaria em resultados fabris.
 Nem todos os assuntos aqui abordados terão conclusão, provavelmente nenhum deles precisa de uma, 
nem eu preciso dela, o que fica em aberto oferece a possibilidade de continuar este percurso sabendo que, como já 
referi, não há verdades absolutas. 
 Resta esclarecer que deste fluxo que compõe a produção que se emaranha com as experiências pessoais, 
testemunhos e constantes reflexões, se torna impossível congelar tais momentos na escrita (enquanto objeto) que é 
algo tão estático e comprometedor. Talvez a morte seja verdade absoluta... 
 
 Esta picardia entre o tudo e sobre nada que se pode antever ao longo desta deambulação teórica, traça o 
percurso orientador sobre o qual assenta a prática artística e se articula a teoria. 
 Bas Jan Adder22 fazia a sua última e derradeira intervenção, conjugava vida e arte remando num mesmo 
sentido, num pequeno bote a caminho da morte. A situação nada tem de cómico exceto pelo encadeamento 
invulgar das suas ações, trágico-cómicas, em que o podemos ver agir como lunático enquanto plenamente lúcido 
e determinado. 
 No fundo aquilo que se anuncia na promessa de pesquisas intermináveis e loops constantes pelas 
infindáveis mutações e revisões de trabalhos é a mesma tragédia que torna efémeras todas estas aspirações. Num 
corte de cena que por assim ser se avizinha como cómico, tal como em “Brêtema”, onde ajuízo que o querer e o 
acreditar são meras inquietações que pouco ou nada alteram a vicissitude consequente da Lei de Murphy.
22 Bastiaan Johan Christiaan “Bas Jan” Ader (1942 - 1975) foi um artista concetual holandês.
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ALWAyS LOOk ON THE BRIGHT SIDE OF LIFE
Some things in life are bad
They can really make you mad
Other things just make you swear and curse.
When you’re chewing on life’s gristle
Don’t grumble, give a whistle
And this’ll help things turn out for the best...
And...always look on the bright side of life... 
Always look on the light side of life...
If life seems jolly rotten
There’s something you’ve forgotten
And that’s to laugh and smile and dance and sing.
When you’re feeling in the dumps
Don’t be silly chumps
Just purse your lips and whistle - that’s the thing.
And...always look on the bright side of life... 
Always look on the light side of life...
For life is quite absurd
And death’s the final word
you must always face the curtain with a bow.
Forget about your sin - give the audience a grin
Enjoy it - it’s your last chance anyhow.
So always look on the bright side of death 
Just before you draw your terminal breath
Life’s a piece of shit
When you look at it
Life’s a laugh and death’s a joke, it’s true.
you’ll see it’s all a show
keep ‘em laughing as you go
Just remember that the last laugh is on you.
And always look on the bright side of life...
Always look on the right side of life... 
(Come on guys, cheer up!)
Always look on the bright side of life...
Always look on the bright side of life...
(Worse things happen at sea, you know.)
Always look on the bright side of life...
(I mean - what have you got to lose?)
(you know, you come from nothing  you’re going back to nothing.
What have you lost? Nothing!)
Always look on the right side of life...
“Bright Side of Life” musica do filme “Life of Brian” Monty Python
Em 1989 no Memorial de Graham Chapman (1941 - 1989)
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